



























































KINDERCHOR MIT NEUER CD
Nach seinem großen Erfolg mit Weihnachtsliedern präsentiert der Philharmonische 
Kinderchor Dresden auf seinem neuen Album bekannte, aber auch weniger bekannte 
und entdeckenswerte Abend- und Wiegenlieder. ›Abendlieder‹ erzählt Geschichten 
vom Mond, der auf die Reise geht, von der Sehnsucht nach der vergangenen Kindheit 




(1932 – 2013) 
»Orawa« für Streichorchester (1986)
Antonín Dvořák
(1841 – 1904)
Konzert für Violoncello und Orchester h-Moll op. 104 (1894/95)
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»Il vecchio castello« (Das alte Schloss)
Promenade
»Tuileries – Dispute d’enfants après jeux«  
(Tuilerien – Streit der Kinder nach dem Spiel) 
»Bydlo« (Der Ochsenkarren)
Promenade
»Ballet des poussins dans leurs coques«  
(Ballett der Küchlein in ihren Eierschalen) 
»Samuel Goldenberg und Schmuyle«
»Limoges. Le Marché« (Der Marktplatz von Limoges)
»Catacombae (Sepulchrum romanum)« (Die Katakomben (Römische Gruft))
»Cum mortuis in lingua mortua« (Mit den Toten in der Sprache der Toten) 
»La cabane sur des pattes de poule (Baba-Jaga)« (Die Hütte der Baba-Jaga)
»La grande porte de Kiev« (Das große Tor von Kiew)
Krzysztof Urbański | Dirigent






War das sein Ernst? Der polnische Kom-
ponist Wojciech Kilar gab sich überzeugt, 
dass die meisten seiner Werke in der Ver-
gessenheit verschwinden würden. Aber 
er könne mit dieser wenig erbaulichen 
Aussicht leben, weil unter den Dutzenden 
seiner Kompositionen zwei – und zwar 
nur zwei! – überdauern würden. Und 
eine dieser beiden heißt »Orawa«, wie 
der gleichnamige Fluss und die nach ihm 
benannte Landschaft, die Grenzregion 
des südlichen Polen und der nördlichen 
Slowakei. Kilar komponierte »Orawa« für 
Streicher allein. Oder genauer gesagt: 
für die Idee, für das Ideal einer Kapelle 
aus dem polnischen Hochland, dem 
Podhale am Rand der Tatra. So verstand 
es Kilar: »Es handelt sich tatsächlich um 
ein Stück für eine vielfache Kapelle – und 
eines der seltenen Beispiele, dass ich mit 
meinem Werk glücklich bin.« Nicht eine 
einzige Note würde er an dieser Partitur 
ändern, wusste er: Die Komposition sei 
»der bestmögliche Kilar«. Das allerdings 
sahen und hörten viele so, seit der Urauf-
führung 1986 in Zakopane: ein weltweites 
Publikum, das sich keineswegs auf die 
Grenzen des klassischen Konzertsaals 
beschränkte, sondern auf allen erdenk-
lichen Wegen und Kanälen diese Musik 
entdeckte und teilte – oder gleich selbst 
musizierte, und nicht zwangsläufig in der 
Originalbesetzung, auch in Arrangements 
für Streichquartett, zwölf Saxophone, 
acht Violoncelli oder Akkordeontrio. 
»Orawa« wird sogar von DJs »aufgelegt«, 
kurzum, das kaum zehnminütige Werk 
schrieb eine Erfolgsgeschichte, die sich 
mit Arvo Pärts omnipräsenten »Fratres« 
messen kann.
Ohnehin ähneln sich die Lebenswege. Der 
1932 im damals polnischen Lwów, dem 
heute ukrainischen Lwiw geborene Woj-
ciech Kilar durchlief wie viele osteuropäi-
sche oder ex-sowjetische Komponisten 
verschiedene Phasen der ost-westlichen 
Attraktion. Die musikalische Moderne 
und erst recht die Nachkriegs-Avantgarde 
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Wojciech Kilar im Jahr 2000. Foto von Piotr Małecki
blieben ihm im kommunistischen Polen 
lange Zeit verborgen oder gar verboten. 
Mit Verzögerung eignete er sich den Neo-
klassizismus und die Dodekaphonie an, 
nur um schließlich (nach einer sonoristi-
schen Periode) wieder von allen Vorbil-
dern und Vorgängern abzurücken und 
eine eigene, strenge, radikal reduzierte 
und puristische Musik zu schreiben, 
einerseits die Volksmusik der Tatra und 
des Podhale zu erkunden, andererseits 
die staatlich tabuisierte Religion als Ins-
piration geistlicher und sogar liturgischer 
Werke zu entdecken. Sein kommunikati-
ves Gespür für die Zeit, die Formverläufe, 
die Spannungskurven, für Atmosphäre 
und Fasslichkeit wurde aber nicht zuletzt 
durch die zahlreichen Partituren sensibi- 
lisiert, die Kilar seit den 1960er Jahren 
für den Film komponierte, namentlich 
für die Regisseure Krzysztof Zanussi und 
Andrzej Wajda, später auch für Roman 
Polański, Francis Ford Coppola und Jane 
Campion.
Das kurze Streicherstück »Orawa« spielt 
die Volksmusik des polnischen Hoch-
landes aus, bis hin zum traditionellen 
gemeinsamen Jubelruf am überschwäng-
lichen Schluss, und doch klingt der Satz 
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nicht wie stilisierte Folklore oder ein 
Nachkomme der Nationalromantik.  
Indem Kilar die charakteristischen Tanz-
rhythmen isoliert, abstrahiert, kombi-
niert, nähert sich seine Musik vielmehr 
einer anderen Linie der westlichen 
Moderne: der Minimal Music, auch be-
kannt unter den Namen Repetitive Music, 
Hypnotic Music oder Pattern Music. 
Minimalismus zeichnet auch Kilars Kom-
position aus, die Wiederholung kürzester 
und schlichtester Formeln, Motive und 
Rhythmen; ohnehin das Prinzip der end-
losen Reihung, der Additionsrhythmik 
und Mosaikform, der zeitlichen Dehnung 
ins Grenzenlose, die bei Kilar nur durch 
harte Schnitte, abrupte Richtungswechsel 
und eine finale Steigerung aufgehoben 
wird. Insofern schlägt die Abstraktion der 
Hochlandmusik wieder ins Elementare 
um, zurück zu den Ursprüngen. Wojciech 
Kilar starb 2013 in Katowice. Aber um 
das Leben und die Zukunft seiner Musik 
muss einem nicht bange sein.
WOJCIECH KILAR
* 17. Juli 1932 in Lwów, Polen, heute Ukraine
† 29. Dezember 2013 in Katowice




10. März 1986 in Zakopane mit dem  
Polnischen Kammerorchester unter  
Leitung von Wojciech Michniewski
ZULETZT IN EINEM KONZERT DER 
DRESDNER PHILHARMONIE
16. März 2016 im Deutschen Hygiene-Museum 
mit dem Philharmonischen Kammerorchester 






»Wäre ich doch wieder dort!«
Antonín Dvořáks Cellokonzert
»Allen Cellisten, die Mozarts und Brahms’ 
Zeitgenossen waren, werfe ich vor, diesen 
Musikgenies nicht einmal den ganzen 
Reichtum ihres Instruments gezeigt zu 
haben, um sie zu neuen Kompositionen  
anzuregen«, ereiferte sich Mstislaw  
Rostropowitsch – der sich als Inspirator 
ungezählter Werke für das Violoncello 
einen solchen Vorwurf gegen die Kollegen 
von einst wahrlich erlauben konnte.  
»Gute Komponisten muss man anflehen, 
in Demut vor sie hintreten«, betonte  
Rostropowitsch. »Man muss sie dazu  
bringen zu schreiben ... egal was, aber 
schreiben müssen sie!« Der tschechische 
Cellist Hanuš Wihan allerdings sollte von 
diesem leidenschaftlichen Tadel gerechter- 
weise ausgenommen werden, denn seiner 
Kunst (und Hartnäckigkeit) verdanken 
wir das Violoncellokonzert h-Moll op. 104 
von Antonín Dvořák: das Konzert aller 
Konzerte im Repertoire dieses Streich-
instruments. Wihan, Professor am Prager 
Konservatorium und langjähriges Mit- 
glied im legendären Böhmischen Streich-
quartett, wurde von Dvořák zunächst  
mit dem Rondo in g-Moll op. 94 und der  
Bearbeitung eines Charakterstückes unter 
dem poetischen Titel »Waldesruhe« be- 
schenkt. Dabei gab sich Dvořák keineswegs 
als glühender Bewunderer des Violon-
cellos zu erkennen (»ein Stück Edel-Holz, 
das oben kreischt und unten brummt«). 
Antonín Dvořák im Jahr 1904
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Erste Seite des Autographs des Cellokonzertes
bin ich auch mehr oder 
weniger beschäftigt – 
kurz, ich kann meiner 
Arbeit nicht so viel Zeit 
widmen – und wenn ich 
wieder könnte – habe 
ich keine Lust – usw. 
Kurz, das Beste wäre, in 
Vysoká zu sein – dort 
lebe ich wieder auf, ruhe 
aus – und bin glücklich. 
Wäre ich doch wieder 
dort!« Dvořáks Zeit am 
New Yorker Konservatorium stand unter 
keinem günstigen Stern. Monatelang 
musste er auf seine Gehaltszahlungen 
warten und sogar mit öffentlichem 
Skandal drohen, um endlich den ver-
sprochenen Lohn für seine Mühen zu 
erhalten. Die Trennung von seinen Kin-
dern bedrückte den Familienmenschen 
obendrein, und so schlich sich beinah wie 
von selbst ein schwer zu fassender, ro-
mantischer »Sehnsuchtston« in die Musik 
seines Cellokonzerts ein, der ergreifende 
Ausdruck von Melancholie und einem 
geradezu existentiellen Heimweh: »Wäre 
ich doch wieder dort!«
Im April 1895 verließ Antonín Dvořák die  
Neue Welt – ein für alle Mal. Nach weni-
gen Wochen im alten Europa entschloss 
er sich, dem Konservatorium in ebenso 
taktvollen wie bestimmten Worten seinen 
Verzicht auf das (theoretisch) hoch-
Im November 1894 jedoch, im dritten 
und letzten Schuljahr seiner Amtszeit 
als Direktor des National Conservatory 
of Music in New York, nahm er schließ-
lich sein Konzert für Cello und Orchester 
in Angriff, zur Freude des glücklichen 
Wihan – und aller Cellisten bis auf den 
heutigen Tag.
Doch wurde die Komposition von den 
Alltagsnöten der schwierigen Wintermo-
nate überschattet und von den immensen 
seelischen Belastungen des Komponisten 
im Innersten berührt. »Könnte ich so 
sorglos arbeiten, wie in Vysoká, wäre ich 
schon längst fertig«, klagte Dvořák Mitte 
Januar 1895 in einem Brief aus New York: 
In dem südböhmischen Bergarbeiterdorf 
Vysoká besaß er ein idyllisch gelegenes 
Landhaus. »Aber hier geht es nicht – 
Montag habe ich in der Schule zu tun – 
Dienstag habe ich frei – die übrigen Tage 
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dotierte Amt des Direktors mitzuteilen. 
Sein Cellokonzert hatte er fertig und 
vollendet im Reisegepäck nach Böhmen 
mitgebracht. Als allerdings am 27. Mai 
seine Schwägerin Josefina starb, mochte 
Dvořák die Partitur unter dem Eindruck 
der furchtbaren Nachricht nicht unverän-
dert lassen. Dreißig Jahre waren vergangen, 
seit der unbekannte junge Musiker die 
Schauspielerin Josefina Čermáková im 
Klavierspiel unterrichtet – und sich hoff-
nungslos in sie verliebt hatte. Seine Ange-
betete freilich wählte nicht den mittel-
losen Komponisten, sondern den Grafen 
Kounic zum Mann. Und Dvořák heiratete 
Josefinas jüngere Schwester Anna: eine 
Konstellation, wie wir sie ganz ähnlich 
aus Mozarts Biographie kennen. Aber die 
Familien Dvořák und Kounic blieben sich 
trotz dieser Vorgeschichte ein Leben lang 
in Freundschaft und familiärer Anhäng-
lichkeit verbunden. Noch in Amerika, 
während er den zweiten Satz seines Cello-
konzerts skizzierte, hatte Dvořák von der 
lebensbedrohlichen Erkrankung seiner 
Schwägerin und einstigen Jugendliebe 
erfahren. Und so fügte er eine Melodie 
in das »Adagio« ein, ein Selbstzitat aus 
seinem Lied »Lasst mich allein! Ver-
scheucht den Frieden nicht in meiner 
Brust« (op. 82 Nr. 1), denn dieses Werk 
war erklärtermaßen das Lieblingslied der 
Gräfin. Nach ihrem Tod ergänzte Dvořák 
auch das Finale um eine sechzig Takte 
umfassende Coda, die nur vom Abschied 
spricht, vom Rückblick, die auch musika-
lisch in wehmütigen Erinnerungen an die 
vorangegangenen Sätze verharrt – und 




* 8. September 1841 in Nelahozeves (Böhmen)
† 1. Mai 1904 in Prag
Konzert für Violoncello und 
Orchester h-Moll op. 104 
ENTSTEHUNG  
Niederschrift der autographen Partitur 
zwischen 18. November 1894 und 11. Juni 1895
URAUFFÜHRUNG
19. März 1896 in London mit Leo Stern als 
Solist und der Royal Philharmonic Society 
unter der Leitung des Komponisten
ZULETZT VON DER DRESDNER 
PHILHARMONIE GESPIELT
28. September 2013 im Konzerthaus Berlin  
mit Jean-Guihen Queyras als Solist unter 
Leitung von Michael Sanderling
BESETZUNG
Solo-Violoncello, 2 Flöten, 2 Oboen,  
2 Klarinetten, 2 Fagotte, 3 Hörner,  





Selbstporträt mit  
russischer Apotheose
Modest Mussorgskis  
»Bilder einer Ausstellung«
»Ich widme meine Arbeit all denen, die 
mir mit gutem Rat und mitfühlender Tat 
die Möglichkeit gegeben haben, diese 
Aufgabe zu verwirklichen.« In großer An-
hänglichkeit fühlte sich Modest Mussorg-
ski einer Komponistengruppe zugehörig, 
die als das »Mächtige Häuflein« in die 
Annalen einging. Ihr geistiges Oberhaupt, 
Mili Balakirew, war für den anlehnungs-
bedürftigen Mussorgski Lehrer und 
Autorität, Beichtvater und Ratgeber. Die 
Überzeugungen dieses Kreises aber (zu 
dem auch Nikolaj Rimski-Korsakow, Alex-
ander Borodin und César Cui zählten), 
dass die russische Kunst nur durch die 
Emanzipation vom Westen und die Besin-
nung auf ihre Ursprünge, die Sprache, die 
Volkskunst, die Geschichte Russlands, zu 
sich selbst, zu ihrer unverwechselbaren 
Eigenart finden könne, sollte keiner von 
ihnen mit solcher Radikalität umsetzen 
wie Mussorgski.
Modest Mussorgski im Jahr 1870
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Der Tod Viktor Hartmanns im Sommer 
1873 war für Mussorgski ein schwerer 
Schock. Bei seiner letzten Begegnung 
mit dem vielgereisten Genremaler und 
phantasiereichen Architekten hatte er 
erlebt, wie Hartmann während eines 
Spaziergangs plötzlich, kreidebleich und 
nach Atem ringend, stehen bleiben und 
sich an einer Mauer abstützen musste. 
Mussorgski hatte dem Vorfall keine weitere 
Bedeutung beigemessen: »Da ich mich 
selbst zeit meines Lebens mit Kurzatmig-
keit und Herzklopfen geplagt habe, so 
dachte ich, das sei wohl das Los nervöser 
Naturen, täuschte mich aber bitter,  
wie es sich nun herausgestellt hat. Und 
das gerade in Hartmanns bester Zeit.« 
Im Februar und März 1874 fand in Hart-
manns Heimatstadt Sankt Petersburg 
eine Gedenkausstellung statt, zu deren 
Besuchern – und Leihgebern – auch 
Mussorgski gehörte. Unter dem Eindruck 
dieser Retrospektive komponierte er im 
Sommer desselben Jahres eine Klavier-
suite, deren Entstehungsanlass zugleich 
Titel und Thema bestimmte: »Bilder einer 
Ausstellung«.
Viktor Hartmann
Die »Promenade«, die den Zyklus ein-
leitet und in der Art eines Rundgangs 
unterteilt, verstand Mussorgski als ein 
Selbstporträt: »Mein eigenes Abbild er-
scheint in den Zwischenspielen.« Von 
dem realistischen Aspekt abgesehen – die 
»Promenade« suggeriert den gravitätisch 
einherschreitenden, mitunter nachdenk-
lich zögernden Ausstellungsbesucher 
– verwirklicht Mussorgski in diesem 
refrainartigen Abschnitt eine Musik, die 
mit Fug und Recht als russisch bezeich-
net werden kann, nicht nur in einem 
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Drei der Bilder, die Mussorgski 
Anregungen vermittelt haben: 
Kostümentwurf zum Ballett der 
Küchlein in ihren Eierschalen; 
Entwurf zu einem Stadttor in Kiew; 
Katakomben
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nationalromantischen Sinne, sondern 
objektiv und nachprüºar. Die kurzen, 
häufig wiederholten Motive, die formel-
haften, in sich kreisenden Melodieflos-
keln erweisen sich als typische Merkmale 
des russischen Volksliedes; die metrische 
Unregelmäßigkeit, die wandernden Ak-
zente und die in Achtelfolgen übersetzten 
unbetonten Silben sind ein Widerhall der 
russischen Sprache. Auch die für russi-
sche Reigen- und Erzähllieder modell-
hafte Konfrontation eines Vorsängers 
mit einem Chor reflektiert Mussorgski in 
der »Promenade«, denn die eigentüm-
liche Melodie wird zunächst einstimmig 
vorgetragen und danach mehrstimmig 
beantwortet. Wenn im opernhaft grandio-
sen, monumental aufgetürmten Schluss-
tableau, »Das große Tor von Kiew« – nach 
einem Architekturentwurf Hartmanns in 
altrussischem Stil –, unter Glockengeläut 
das Thema der »Promenade« triumphal 
ertönt, geht Mussorgskis »eigenes Ab-
bild«, die künstlerische Subjektivität, in 
einer Apotheose russischer Größe, Ge-
schichte und Religiosität auf. Mit anderen 
Worten: Die kollektive russische Identität 
zielt unausweichlich auf das Ende des 
(westlichen) Individualismus. 
Mussorgski hat die Vor-Bilder Hartmanns 
kompositorisch ausgemalt und weiter-
gedichtet. Eine Zeichnung der Tuilerien 
belebte er quasi szenisch mit munter 
streitenden Kindern und sanftmütig er-
mahnenden Kindermädchen. Zur schwer-
fälligen Fahrt des polnischen Ochsen-
wagens Bydlo intonierte er ein russisches 
Lied – und überhöhte damit die Vorlage 
zum Gleichnis der beladenen und gede-
mütigten Existenz der russischen Bauern. 
Den reichen und den armen Juden, zwei 
separate Bilder Hartmanns, vereinte 
Mussorgski zu einem überaus charakte-
ristischen Dialog, koloriert mit orienta-
lischen Melismen (»Samuel Goldenberg 
und Schmuyle«); für den Marktplatz 
von Limoges ersann er das aufgeregte 
Stimmengewirr klatschsüchtiger Gesprä-
che; und Hartmanns Entwurf einer die 
Hütte der Baba Jaga darstellenden Uhr 
regte Mussorgski dazu an, die russische 
Märchenhexe in wildem Ritt in die Lüfte 
emporsteigen zu lassen. Nach dem Bild 
der Katakomben rückte er eine Variation 
des »Promenaden«-Themas ein, die er mit 
der Überschrift »Cum mortuis in lingua 
mortua« (»Mit den Toten in toter Sprache«)  
versah. Am Rande des Manuskripts 
notierte er dazu: »Der schöpferische Geist 
des dahingegangenen Hartmann führt 
mich zu den Totenschädeln und redet sie 
an; ein bleiches Licht strahlt vom Innern 
der Schädel aus.«
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Erst ab 1922, als Maurice Ravel im Auftrag 
des russischen Emigranten Serge Kousse-
vitzki für dessen Pariser Konzertreihe  
seine Orchesterfassung der »Bilder einer 
Ausstellung« schuf, avancierte Mussorgskis 
Suite zu den meistgespielten Werken  
der jüngeren Musikgeschichte. Ravels 
koproduktive Originalität zeigt sich in 
vielen wunderbaren Details: mit dem 
Troubadour vor dem »Alten Schloss«, der 
von einem Altsaxophon repräsentiert 
wird, den funkelnd hohen Holzbläsern 
beim ausgelassenen Kinderspiel in den 
Tuilerien, mit dem dröhnend schweren 
Ostinato der Bässe in »Bydlo«, der ge-
stopften Trompete, deren Ton die flehende 
Stimme des armen Juden Schmuyle imi-
tiert; und nicht zuletzt mit dem festlichen 
Läuten im Schlussbild, das Ravel aus  
Hörnern und Tuba, aus Tamtam und 
Becken, Glocke und Glockenspiel spekta- 
kulär zu mischen wusste. Dieses Finale 
hatte er an den Anfang seiner Arbeit ge-
stellt. »Ich habe mit dem Ende begonnen, 
weil es das für die Orchestration uninte-
ressanteste Stück war«, berichtete Ravel 
am 1. Mai 1922: eine verblüffende (und 
verräterische) Mitteilung. »Aber man 
glaubt es kaum, was eine so leichte Sache 
einem für Arbeit machen kann. Der Rest 
wird sehr viel schneller gehen.«
Maurice Ravel im Jahr 1922
MODEST MUSSORGSKI
* 21. März 1839, Karevo
† 28 März 1881 in Sankt Petersburg
»Bilder einer Ausstellung« 
in der Orchesterfassung von 
Maurice Ravel 
ENTSTEHUNG  
1874 Originalversion für Klavier




Orchesterfassung Maurice Ravel: 19. Oktober 
1922 unter Leitung von Serge Koussevitzki  
in der Pariser Opéra
BESETZUNG
3 Flöten (2.+3. auch Piccolo), 3 Oboen  
(3. auch Englischhorn), 2 Klarinetten,  
Bassklarinette, 2 Fagotte, Kontrafagott, 
Altsaxophon, 4 Hörner, 3 Trompeten,  
3 Posaunen, Tuba, Pauken, Schlagwerk 
(Triangel, Kleine Trommel, Peitsche, 
Ratsche, Becken, Große Trommel, Tamtam, 
Glockenspiel, Xylophon, Röhrenglocke oder 







URBAŃSKI   
Im September 2018 trat Krzysztof 
Urbański hochgelobt sein achtes  
Jahr als Musikdirektor des Indian-
apolis Symphony Orchestra  
an. 2015 wurde Urbański Erster 
Gastdirigent des Elbphilharmonie- 
Orchesters des NDR. Neben 
Konzerten in Hamburg in den 
vergangenen Spielzeiten realisier-
ten Urbański und das Orchesters 
auch auf Tourneen in Europa und 
Japan und veröffentlichten  für 
Alpha Classics »Wholly Excellent 
Renderings« (Grammophon), 
eine Sammlung von Werken 
Lutosławskis, der Aufnahme der 
Neunten Sinfonie Dvořáks sowie 
seines »A Hero’s Song« gefolgt 
von der Strawinskis »Le sacre du 
printemps«. Zu seiner Diskogra-
phie gehören auch Chopins klein-
formatigere Stücke für Klavier 
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und Orchester mit Jan Lisiecki 
und dem NDR Elbphilharmonie 
Orchester für Deutsche Grammo-
phon sowie Martinůs Cellokonzert 
Nr. 1, das für Sony mit Sol Gabetta 
und den Berliner Philharmonikern 
aufgenommen wurde.
Gleichzeitig ist Krzysztof Urbański 
international präsent und gastiert 
unter anderem bei den Münchner 
Philharmonikern, den Berliner 
Philharmonikern, der Staatskapelle 
Dresden, dem London Symphony 
Orchestra, dem Philharmonia 
Orchestra, dem Tonhalle Orchester 
Zürich, den Wiener Symphonikern, 
dem Rotterdam Philharmonic 
Orchestra, dem Orchestre Philhar-
monique de Radio France, dem 
Chicago Symphony Orchestra, 
dem New York Philharmonic, dem 
San Francisco Symphony Orchestra, 
dem Los Angeles Philharmonic 
und dem National Symphony 
Orchestra Washington. 
In dieser Spielzeit debütiert er 
beim Gewandhausorchester Leipzig 
und beim Orchestre de Paris. 
Urbański war von 2010 bis 2017 
Chefdirigent und künstlerischer 
Leiter des Sinfonieorchesters 
sowie der Oper in Trondheim und 
trat 2012 eine vierjährige Amtszeit  
als Hauptgastdirigent des Tokyo 
Symphony Orchestra an. 2017 
wurde er zum Ehrengastdirigen-
ten des Trondheimer Sinfonie-
orchesters ernannt. Im Juni 2015 
wurde Krzysztof Urbański beim 
Schleswig-Holstein Musik Festival 
mit dem renommierten Leonard 
Bernstein Award ausgezeichnet. 





MØRK    
Truls Mørks überzeugende Auftritte, 
in denen er Intensität, Integrität 
sowie Anmut miteinander ver-
bindet, haben ihn zu einem der 
herausragenden Cellisten unserer 
Zeit gemacht. 
Er ist ein gefeierter Künstler, der 
mit hervorragenden und weltweit 
bekannten Orchestern wie dem 
Orchestre de Paris, den Berliner 
Philharmonikern, dem Royal 
Concertgebouw Orchestra, den 
Münchner Philharmonikern, dem 
London Philharmonic Orchestra 
und dem Gewandhausorchester 
Leipzig zusammenarbeitet. In 
Nordamerika konzertierte er mit 
den New Yorker Philharmonikern, 
dem Philadelphia Orchestra, dem 
Cleveland Orchestra, dem Boston 
Symphony Orchestra und dem Los 
Angeles Philharmonic Orchestra. 
Truls Mørk arbeitete mit folgenden  
Dirigenten zusammen: Mariss 
Jansons, David Zinman, Manfred 
Honeck, Esa-Pekka Salonen,  
Gustavo Dudamel, Sir Simon Rattle, 
Kent Nagano, Yannick Nézet-Séguin 
und Christoph Eschenbach. 
Zunächst von seinem Vater unter-
richtet, setzte Truls Mørk sein 
Studium bei Frans Helmerson, 
Heinrich Schiff und Natalia Scha-
kowskaya fort. In seiner frühen 
Karriere gewann er eine Reihe von 
Wettbewerben wie den Moskauer 
Tschaikowski-Wettbewerb (1982), 
den Cassado-Cello-Wettbewerb in 
Florenz (1983), den UNESCO-Preis 
beim Wettbewerb der Europäischen 
Radio-Union in Bratislava (1983) 
und den Naumberg-Wettbewerb 
in New York (1986). Während der 
Saison 2019/2020 hat Truls Mørk 
Engagements beim Boston und 
dem Cleveland Orchestra, dem 
Royal Concertgebouw Orchestra, 
den Rotterdamer Philharmonikern 
und dem London Symphony  
Orchestra. Nachdem er in der 
vergangenen Saison in der Royal 
Festival Hall, im Lincoln Center 
und beim Festival d’Aix en Provence 
sehr erfolgreich aufgetreten war, 
wird er diese Saison unter Leitung 
von Klaus Makela das Cellokonzert 
von Esa-Pekka Salonen mit dem 
Orchestre Philharmonique de Radio 
17
France und den Osloer Philharmo-
nikern aufführen.
In dieser Saison wird Truls Mørk 
Artist in Residence beim Swedish 
Radio Symphony Orchestra sein, 
wo das Cellokonzert von Victoria 
Borisova-Ollas unter der Leitung 
von Cristian Măcelaru uraufgeführt 
wird. Weitere Aufführungen des 
Konzerts sind mit dem Bergen 
Philharmonic Orchestra unter der 
Leitung von Jukka-Pekka Saraste, 
dem Royal Liverpool Philharmonic 
Orchestra unter der Leitung von 
Vasily Petrenko und dem Gothen-
burg Symphony Orchestra unter 
der Leitung von Kent Nagano ge-
plant. Truls Mørk, ein großer Meister 
der zeitgenössischen Musik, hat 
mehr als 30 Uraufführungen ge- 
geben. Dazu gehören Rautavaara’s  
»Towards the Horizon« mit dem 
BBC Symphony Orchestra und 
John Storgårds, Pavel Haas’ Cello-
konzert mit den Wiener Philhar-
monikern und Jonathan Nott, 
Krzysztof Pendereckis Concerto 
für drei Violoncelli mit dem NHK 
Symphony Orchestra und Charles 
Dutoit und das Cellokonzert von 
Hafliði Hallgrímsson im Auftrag  
des Oslo Philharmonic Orchestra, 
des Iceland Symphony Orchestra 
und des Scottish Chamber Orchestra.
Truls Mørk gibt regelmäßig 
Konzerte an bedeutenden Veran-
staltungsorten und Festivals auf 
der ganzen Welt. Vor kurzem hat 
er eine Zusammenarbeit mit dem 
Pianisten Behzod Abduraimov 
mit äußerst erfolgreichen Tour-
neen in den USA und in Europa 
begonnen. Im Jahr 2020 werden 
sie Werke von Beethoven, Franck 
und ProkoÂew am Théâtre des 
Champs-Elysées in Paris und am 
Kings Palace in London aufführen 
und im Herbst 2019 gemeinsam 
aufnehmen.
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Die Dresdner Philharmonie blickt 
als Orchester der Landeshaupt-
stadt Dresden auf eine 150-jährige 
Geschichte zurück. Mit der Eröff-
nung des sogenannten Gewerbe-
haussaals am 29. November 1870 
erhielt die Bürgerschaft Gelegen-
heit zur Organisation großer  
Orchesterkonzerte. Ab 1885 wurden 
regelmäßig Philharmonische 
Konzerte veranstaltet, bis sich das 
Orchester 1923 seinen heutigen 
Namen gab. In den ersten Jahr-
zehnten standen Komponisten 
wie Brahms, Tschaikowski, Dvořák 
und Strauss mit eigenen Werken 
am Pult der Dresdner Philharmo-
nie. Im Orchester spielten heraus-
ragende Konzertmeister wie Stefan 
Frenkel, Simon Goldberg oder die 
Cellisten Stefan Auber und Enrico 
Mainardi. Carl Schuricht und Paul 
van Kempen leiteten ab 1934 das 
Orchester; besonders van Kempen 
führte die Dresdner Philharmonie 




Fokus, den er in seinen Program-
men auf die Musik Anton Bruck-
ners legte, trug dem Orchester den 
Ruf eines »Bruckner-Orchesters« 
ein. Zu den namhaften Gastdiri-
genten, die damals zur Dresdner 
Philharmonie kamen, zählten 
Hermann Abendroth, Eduard 
van Beinum, Fritz Busch, Eugen 
Jochum, Joseph Keilberth, Erich 
Kleiber, Hans Knappertsbusch 
und Franz Konwitschny. 
Nach 1945 bis in die 1990er Jahre 
waren Heinz Bongartz, Horst  
Förster, Kurt Masur (seit 1994  
auch Ehrendirigent), Günther 
Herbig, Herbert Kegel, Jörg-Peter 
Weigle und Michel Plasson als 
Chefdirigenten tätig. In jüngster  
Zeit prägten Dirigenten wie Marek 
Janowski, Rafael Frühbeck de  
Burgos und Michael Sanderling das 
Orchester. Mit Beginn der Saison  
2019/2020 ist Marek Janowski 
noch einmal als Chefdirigent und 
künstlerischer Leiter zur Dredsner 
Philharmonie zurückgekehrt.
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Ihre Heimstätte ist der im April 
2017 eröffnete hochmoderne  
Konzertsaal im Kulturpalast im 
Herzen der Altstadt. 
Im romantischen Repertoire hat 
sich das Orchester einen ganz ei-
genen »Dresdner Klang« bewahrt. 
Darüber hinaus zeichnet es sich 
durch klangliche und stilistische 
Flexibilität sowohl für die Musik 
des Barock und der Wiener Klassik 
als auch für moderne Werke aus. 
Bis heute spielen Uraufführungen  
eine wichtige Rolle in den Program-
men des Orchesters. Gastspiele in 
den bedeutenden Konzertsälen 
weltweit zeugen vom hohen An-
sehen, das die Dresdner Philhar-
monie in der Klassikwelt genießt. 
Hochkarätig besetzte Bildungs- 
und Familienformate ergänzen das 
Angebot für junge Menschen; mit 
Probenbesuchen und Schulkon-
zerten werden bereits die jüngsten 
Konzertbesucher an die Welt der 
klassischen Musik herangeführt. 
Den musikalischen Spitzennach-
wuchs fördert das Orchester in der 
Kurt Masur Akademie.
Von ihrem breiten Spektrum zeugt 
auch die seit 1937 gewachsene  
Diskographie der Philharmonie. 
Ein neuer Höhepunkt wurde mit 
dem CD-Zyklus unter der Leitung 
von Michael Sanderling erreicht, 
der sich sämtlichen Sinfonien  
von Dmitri Schostakowitsch und 




DIE DRESDNER PHILHARMONIE 
IM HEUTIGEN KONZERT
1. VIOLINEN
Prof. Ralf-Carsten Brömsel KV 












































Prof. Matthias Bräutigam KV 
Victor Meister KV
Olena Guliei







            
KONTRABÄSSE 










Birgit Bromberger KV 
Claudia Rose KM
OBOEN
Undine Röhner-Stolle KM 
Prof. Guido Titze KV
Isabel Kern
KLARINETTEN/SAXOPHON
Prof. Fabian Dirr KV
Prof. Henry Philipp KV
Dittmar Trebeljahr KV           
Klaus Jopp KV 
FAGOTTE





Torsten Gottschalk   
Dietrich Schlät KV










Prof. Jörg Wachsmuth KV
PAUKE | SCHLAGWERK
Oliver Mills KM 











KM --> Kammermusiker | KV -> Kammervirtuos | * -> Gast | ** -> Akademie | *** ->Substitut
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MI 23. OKT 2019 | 20.00 Uhr
DREI METROPOLEN – DREI MEISTER 
Dresdner Orgelzyklus im Kulturpalast
Mendelssohn Bartholdy: Sonata f-Moll,  
Andante mit Variationen D-Dur
Merkel: Sonate Nr. 2 g-Moll
H. Reimann: Ciacona f-Moll
Holger Gehring | Orgel
FR 25. OKT 2019 | 19.30 Uhr 
SA 26. OKT 2019 | 19.30 Uhr
BEETHOVEN TRIPELKONZERT
Dean: ›Amphitheatre‹ – Szene für Orchester
Beethoven: ›Tripelkonzert‹ C-Dur 
Berlioz: ›Symphonie fantastique‹
Rafael Payare | Dirigent
Guy Braunstein | Violine
Alisa Weilerstein | Violoncello
Inon Barnatan | Klavier
Dresdner Philharmonie
SA 2. NOV 2019 | 19.30 Uhr
PHILIP GLASS MEETS DAVID BOWIE
Bernstein: Drei Tanz-Episoden aus  
›On the Town‹
Weill: Sinfonie Nr. 2
Glass: Symphony No. 12 ›Lodger‹  
from the music of David Bowie and Brian Eno  
für großes Orchester, Orgel und Gesang  
(Deutsche Erstau¶ührung)
Dennis Russell Davies | Dirigent
Iveta Apkalna | Orgel
Angélique Kidjo | Gesang
Dresdner Philharmonie
UNSERE NÄCHSTEN VERANSTALTUNGEN (AUSWAHL)
Das ausführliche Konzert- und 
Abonnementangebot der  
Saison 2019/2020 finden Sie  
in unseren Saisonbüchern  
(erhältlich beim Ticketservice  
im Kulturpalast) sowie online 
unter dresdnerphilharmonie.de.
4./5.4.20 · Kulturpalast Dresden
HARRY POTTER characters, names and related indicia are © & ™ Warner Bros. Entertainment Inc. Publishing Rights © JKR. (s19)
Dresdner Philharmonie
Benjamim Pope, LeitungOne Earth Tour 2020
„Legacy“
DO · 26.3.20 · 19.30 Uhr
Kulturpalast Dresden
Dresden
        Musiktickets 0800-33 33 380 Anruf kostenfrei · www.dresdenmusik.info
SA · 16.11.19 · 20 UHR
KULTURPALAST DRESDEN
STEVEN GÄTJEN PRÄSENTIERT
THE SOUND OF HOLLYWOOD 
SYMPHONY ORCHESTRA & CHOIR
HARRY POTTER | FLUCH DER KARIBIK | STAR WARS
THE DARK KNIGHT | E.T. | SCHINDLERS LISTE
GLADIATOR | JURASSIC PARK | BATMAN BEGINS | u.v.a.
IRISH HARP ORCHESTRA
IRISH DANCE COMPANY




















FR · 3.1.20 · 19.30 Uhr
Kulturpalast Dresden
DO · 9.1.20 · 19.30 Uhr · Kulturpalast Dresden
DDC – Tanz & Choreographie
Darlene Ann Dobisch, Vocals
Christoph Hagel, Regie & Klavier
DO · 12.3.20 · 20 Uhr
Kulturpalast Dresden
Olga Scheps
Smetana: „Die Moldau“ 
Beethoven: Klavierkonzert Nr. 3
Dvořák: Symphonie Nr. 9
„Aus der Neuen Welt“
Prague Royal Philharmonic
Heiko Mathias Förster, Leitung
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01067 Dresden











Die Texte sind Originalbeiträge 
für dieses Heft; Abdruck nur mit 
ausdrücklicher Genehmigung des 
Autoren. 
Wolfgang Stähr, geboren 1964 in Berlin, 
schreibt über Musik und Literatur für 
Tageszeitungen (u.a. Neue Zürcher 
Zeitung), Rundfunkanstalten, die Fest-
spiele in Salzburg, Luzern und Dresden, 
Orchester wie die Berliner und die 
Münchner Philharmoniker, Schall-
plattengesellschaften, Konzert- und 
Opernhäuser; er verfasste mehrere 
Buchbeiträge zur Bach- und Beetho-








Wikimedia Commons:  
S. 5, 8, 9, 10, 12
imlsp.com: S. 6
Marco Borggreve S. 14
Johs Boe: S. 17
Markenfotogra¹e: S. 19
MUSIKBIBLIOTHEK
Die Musikabteilung der  
Zentralbibliothek (2. OG) hält 
zu den aktuellen Programmen 
der Philharmonie für Sie in 
einem speziellen Regal  
Partituren, Bücher und CDs 
bereit.
Preis: 2,50 € 
 
Änderungen vorbehalten.
Wir weisen ausdrücklich  
darauf hin, dass Bild- und  
Tonaufnahmen jeglicher Art 
während des Konzertes durch  
Besucher grundsätzlich 
untersagt sind.
Drei Metropolen – 
drei Meister 




Andante mit Variationen D-Dur
MERKEL Sonate Nr. 2 g-Moll
H. REIMANN Ciacona f-Moll
HOLGER GEHRING | Orgel














Schloßstraße 2 | 01067 Dresden 
T +49 351 4866-866 
MO – FR 10 – 19 Uhr




Bleiben Sie informiert: 
